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Del 15 al 23 de marzo se desarrollaron en Almería las XXI Jornadas de Teatro del Siglo de 
Oro. Un año más se cumplió la cita del arte con un público que reclama con creciente interés el 
siempre difícil equilibrio entre calidad y popularidad. 
Al igual que en anteriores convocatorias, la organización de las Jornadas, con la dirección de 
Antonio Serrano Agulló, se ha guiado en todo momento por la voluntad de aunar dos paráme-
tros: por un lado la representación de espectáculos teatrales de interés, a cargo de compañías 
de reconocido prestigio y cualificación técnica; y, por otro, la generación de conferencias, colo-
quios y debates que den idea de la recepción crítica a que está dando lugar todo lo concernien-
te al teatro del Siglo de Oro. 
Con el patrocinio de la Consejería de Cultura de la Junta de Andalucía, el Instituto Nacional 
de las Artes Escénicas y la Música, la Fundación Unicaja, así como con el de instituciones loca-
les -Ayuntamientos, Universidad y Diputación- esta edición ha contado además con la par-
ticipación de las Universidades de Burgos, Castilla La Mancha, Granada, La Rioja, León, Navarra, 
Sevilla,valladolid, Huelva, Stocktorm y Almería, las cuales becaron a sus alumnos para que se ins-
cribieran en la jornadas (en total sesenta y uno). De igual manera, cuarenta y siete profesionales 
de la enseñanza primaria y secundaria se matricularon a través del Centro de Profesores de 
Almería. 
Este público, eminentemente joven y adscrito al ámbito universitario, formaba parte de la 
gran heterogeneidad que desde hace ya algunos años acude a la convocatoria de las jornadas. 
Con el objetivo de ampliar precisamente esta diversidad, parte de la programación de 2004 se 
ha desarrollado en las localidades almerienses de Adra y Roquetas de Mar como tendremos 
ocasión de pormenorizar más adelante. Como última circunstancia general hay que reseñar que 
los trágicos y lamentables acontecimientos del I I-M también marcaron esta última edición de 
las jornadas. Guardando el luto oficial, la inauguración prevista para el 12 de marzo en Adra, con 
Don Gil de los colzas verdes, fue aplazada al domingo 21; Y el estreno de El lindo don Diego, pre-
vista para el 13, se pospuso al 22. 
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Representando a los maestros 
Los montajes teatrales de este año han contado con una sección específica dedicada al 
teatro juvenil e infantil. En horario de mañana, la compañía La Baldufa puso en escena una par-
ticular versión de Los aventuras del barón de Munchausen, a partir de textos de E. M. Raspe y 
August G. Burger. Con la dirección de Paco Paricio, esta compañía consigue un espectáculo 
amenísimo destinado a suscitar entre los más pequeños el gusto por el teatro. La escenografía 
de Caries Pijuan incluye la intervención de títeres y máscaras que alcanzan una muy aceptable 
armonía de color y movimiento, un espectáculo para los sentidos asentado en la divertida his-
toria del barón del siglo XVIII. 
Destinado al público juvenil de la ESO y el bachillerato, un grupo de profesores y alumnos de 
la Escuela de Artes de Almería puso en escena una selección de textos de Lo cueva de Salamanca 
y El viejo celoso, de Cervantes. Con los ingredientes del baile Lo entrado de lo comedio, de F. Lanini, 
y la mojiganga Rondo de noche de Camestolendas, de V Suárez de Deza, el espectáculo se confi-
guró como una fiel reproducción de la Fiesta barroco. La dirección corrió a cargo de Ascensión 
Rodríguez Bascuñana, quien, haciendo alarde de una gran maestría en el tratamiento de la 
circularidad escénica, consiguió convertir el patio claustral de la propia Escuela de Artes en lo 
más parecido a un clásico corral de comedias en el que los jóvenes actores deambulaban -jun-
tos y revueltos-, representando los personajes de viejos celosos, busconas, clérigos y mosque-
teros ruidosos, mientras que la pieza teatral continuaba a menudo sazonada por una coreografía 
igualmente meritoria. 
Mención especial merece el vestuario diseñado por Sol Úbeda: unas originales imitaciones 
de miriñaques y jubones en material plástico transparente, rojo y negro, que dieron cuerpo de 
una manera innovadora y atractiva al inmortal ambiente de la fiesta barroca 
El I 6 de marzo, como preludio a la penetración en ese mundo aurisecular. se celebró en la 
iglesia de Santiago de la capital almeriense un concierto de música de los siglos XVI Y XVII a cargo 
de La Camerata. Este grupo, de larga trayectoria en la música de cámara, ofreció una selección 
de piezas de Cristóbal de Morales y de otros autores de la época cuyas composiciones fueron 
incluidas en obras de Calderón, como es el caso de José Peyró, quien es autor de la partitura de 
Bosta collar o El conde Luconor. Rafael Bonoval, creador del grupo, y Juan Diego Arroyo, barítono 
y director. han perfilado este corpus como un interesante acercamiento a la mística de la época. 
El tITulo de este concierto, Mil vuelos posé de un vuelo, es un verso de San Juan de la Cruz que da 
idea de ese tono y esa temática «amorosa», en sentido muy amplio, al que La Camerata pone 
sus voces para acercarnos a la mentalidad de los iluminados de los siglos de Oro. 
El teatro universitario estuvo representado por el montaje del Aula de Teatro de la Univer-
sidad Carlos 111 Unos entremeses de Cervantes. Con la dirección de Diego Ortega se puso sobre 
las tablas las siempre ácidas piezas cervantinas de El retablo de los maravillas y El juez de los 
divorcios, que provocaron la diversión de un público en su totalidad joven. La ambientación par-
ticipa igualmente de ese ambiente festivo del corral de comedias, en el cual los personajes con-
sideran escenario también el patio de butacas. 
Examinando ya el ciclo de las representaciones llevadas a cabo por las compañías profesio-
nales o semi profesionales, hay que mencionar en primer lugar que en la edición de las jornadas 
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de 2004 ha habido dos estrenos: Lo Celestino, a cargo de la compañía Zampanó, y El lindo don 
Diego, con la compañía Morboria. 
Los días 20 y 21 de marzo se representó en el Teatro Apolo de Almería una nueva versión 
de Lo Celestino, esta vez de José María Ruano de la Haza, calificada por él mismo como teatro de 
cámara. La veteranía de José Maya y Amaya Curieses, director y primera actriz de Zampanó, 
respectivamente, consiguieron un espectáculo que, cuando menos, no pasó inadvertido entre el 
público, que acudió en gran número a su estreno. 
Deberíamos reseñar en primer lugar algo que concierne a la labor del versionista: la impor-
tancia concedida al personaje de Pleberio, que produce una visible estructura circular. Ello es así 
porque esta Celestino comienza con el planto -o «llanto»- del padre de Melibea, en off, 
mientras que se representa la recogida del cadáver de ella. El final de la obra es la continuación 
de este duelo, quedando el desarrollo de la misma como una sucesión de episodios englobados 
en el marco general de la tragedia. Precisamente esta relevancia de Pleberio tiene muchas 
connotaciones semánticas e ideológicas, que analizaremos más adelante. Dentro de los aspectos 
plásticos y visuales, habría que seguir con el comentario sobre el lenguaje, el cual ha sido tratado 
por Ruano con arreglo a los cánones más potenciados y apreciados en el teatro clásico de hoy: 
actualización de léxico y sintax'ls medievalizantes, pero mantenimiento ocasional de ciertos so-
nidos y estructuras arcaicas para que el espectador-oyente no aprecie discordancia entre la 
historia, vestuario o escenografía, y la manera de contarlo. Aunque las largas secuencias están 
muy recortadas, las dos horas y cuarto que dura la representación quizá sea un inconveniente 
más que una virtud. 
Probablemente, una de las características más importantes del montaje sea el tratamiento 
de la situación del personaje en el marco de la escenografía. La solución que el espectador 
aprecia es también circular; esta vez en sentido físico: los espacios dramáticos cerrados como la 
casa de Calixto o la de M~libea están referenciados simbólicamente por una tarima que ocupa 
el centro del escenario, alrededor de la cual deambulan los personajes que llevan a cabo la 
historia, a menudo a la vista del espectador pero ausentes de la trama. Es significativo el trata-
miento de los apartes, que frecuentemente suscitan la sospecha de otro personaje que los 
«oye»: los «¿qué ... ?», «¿cómo ... ?», son signos de ese mundo sinuoso y sin reglas, en el que todos 
buscan su provecho y casi nunca armónicamente, que es en definitiva lo que clama Pleberio al 
lamentarse de su suerte y del desquiciamiento de la vida. Esta protesta, eminentemente moder-
na, es la que ha potenciado Ruano de la Haza y el grupo Zampanó en el plano semántico e 
ideológico. La sensualidad, siempre presente y estilizada por un vestuario sobrio y enmarcado en 
la época, los guiños de Fernando de Rojas sobre la ambición insoslayable de los humanos y los 
deseos irrefrenables que ella produce, o sobre la idolátrica religión del cristiano viejo, añaden 
vitalidad y energía a una historia que, no 'por conocida, deja de producir interés. Incluso la 
profesionalidad en la gestualización y la dicción de Zampanó tienen el mérito de provocar 
rasgos de comicidad, para redondear el completo friso de la condición humana, que el público 
percibe como elementos inherentes al texto. 
Otro de los estrenos, como ya hemos dicho, fue el de El lindo don Diego, a cargo de la com-
pañía Morboria y con la dirección de Eva del Palacio. Esta versión destaca sobre todo por el 
componente formal que Morboria construye para lograr un espectáculo divertido, de gran 
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La Celestina, de Fernando de Rojas, segons la versió de José María Ruano. 
L'obra, de la companyia Zampanó, es va poder veure a les XXI Jornadas de 
Teatro del Siglo de Oro, a Almeria els dies 20 i 21 de mar¡;: de 2004. 
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perfección plástica, cuyas piezas se sincronizan con evidente maestría. Sorprende en primer 
lugar la traslación espacio-temporal, ya que la historia de un don Diego presumido y vanidoso 
hasta el esperpento se ambienta en el cafetín de un hotel de los años treinta del pasado siglo y 
en los salones de la alta burguesía. La escenografía, sin aspirar a un realismo neto, sí introduce al 
espectador en la atmósfera bohemia del local donde los músicos tocan en directo y los caballe-
ros y las damas flirtean. Es precisamente este factor de la música algo que sintoniza con la cierta 
melancolía con la que están teñidos los papeles del galán, don Juan, y doña Inés, que se resiste a 
que la casen con el adinerado y petulante don Diego. De igual manera que el texto de Moreto 
retarda la entrada en escena de este personaje, para crear interés en el espectador, así también 
esta versión comienza con una prolongada secuencia musical que nos interroga sobre qué pre-
tende don Tello. 
Junto a este factor ambiental de la música hay otros dos elementos plásticos que cobran una 
gran importancia en el montaje y que lo tiñen de una particular atmósfera, entre lúdica y en-
trañable: el vestuario y la kinesia o movimiento de los actores. El vestuario, acomodado a las exi-
gencias de la ambientación, es llamativo y grotesco en don Diego: colores chillones y corbatas de 
pajarita desmesuradas incrementan la sensación de ridícula pretenciosidad y narcisismo del 
personaje, lo que redunda en la comicidad que consigue con maestría la puesta en escena. Por 
otro lado, la gesticulación de éste, con el torso envarado siempre, y la de Beatriz, la pícara criada 
que se hace pasar por una gran señora que logra seducir al lindo -y tonto- don Diego, con-
siguen una armonía muy cómica y de innegables tonos bufonescos cada vez que ella da largos 
pasos con el torso excesivamente echado hacia atrás. 
La recitación consigue que los encabalgamientos del octosnabo se perciban atenuados para 
que el espectador no se pierda en los diálogos amorosos, que están bastante aligerados. 
En suma, el montaje transmite una carga significativa basada en el eterno vicio de la petulan-
cia y el orgullo. Desde la perspectiva cómica del autor barroco también hoy podemos ver 
reflejada en las tablas la miseria humana del hombre que cree que su valía está en la apariencia, 
en el vestido o en la arrogancia de creerse superior a los demás. Una lección muy necesaria, por 
cierto. 
El día I 8 de marzo se presentó el Auto de lo sibila Cosondro, de Gil Vicente, en versión de la 
compañía Nao D'amores Teatro, dirigida por Ana Zamora. Realmente este montaje supone un 
punto de inflexión en la adaptación de textos renacentistas, ya que hay dos características muy 
importantes que resaltan en el buen hacer de Ana Zamora. 
En primer lugar hay que reseñar el importante trabajo filológico de reconstrucción dramáti-
ca que ha conllevado este montaje. Partiendo de la edición príncipe donde aparece contenido 
por vez primera el Auto, la Compilor;om de todos los obras de Gil Vicente, de 1562, se ha cotejado 
el texto con ediciones más recientes para conseguir un espectáculo que nos remonta por su 
fidelidad a los orígenes del teatro en sentido moderno, a la vez que el emblema de una cierta 
crítica de costumbres, útil para la mentalidad actual, como tendremos tiempo de pormenorizar 
más adelante. A la par, la versión varía algunas réplicas de los personajes corales e integra otros 
textos líricos del propio Gil Vicente. 
El léxico, muy adaptado, permite seguir sin dificultad una trama simétricamente trazada: en 
acción Casandra, un pretendiente llamado Salomón, tres tíos de éste y tres tías de ella. La fi-
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delidad al texto se ve complementada por el hecho de que aparezcan personajes femeninos 
interpretados por hombres, con una gestualización algo bufonesca que otorga al montaje un 
cierto aire de ingenua comicidad, con lo que se logra acertadamente retomar otra clave de la 
época, como era la ausencia de aparición de mujeres en escena. 
La segunda nota de la que hay que dar cuenta es la cercanía dramática que el montaje 
adquiere por la inclusión de la música en directo y la gestualización del personaje principal, Ca-
sandra, que en gran medida se dirige a un público que recibe su queja y su confidencia. Casandra 
renuncia al matrimonio, rechaza los consejos de sus tías y la parentela de su enamorado. Es, pues, 
una cierta tensión lírica la que vertebra la idiosincrasia del personaje, con más relevancia que los 
avatares de la acción. La inclusión de las composiciones musicales modula estos estados de 
ánimo. Alicia Lázaro, que dirige la interpretación de las mujeres que tocan viola, flauta, vihuela y 
clave, consigue el efecto de potenciar el lirismo de los personajes a la vez que armoniza la 
relación entre el mundo real y el ficticio, o la entrada y salida de personajes, con lo que también 
se potencia la narratividad de la simple historia que se cuenta en escena. Esta música en parte ha 
sido recreada a partir de otros textos del propio GilVicente, ya que no nos ha llegado en ningún 
cancionero la del Auto; también es el resultado de la inclusión de dos villancicos de sendos autos 
vicentinos. 
En conjunto, el molde renacentista cobra vida ante los ojos del espectador: a partir de un 
motivo religioso (Casandra sabe que Dios se reencarnará en una virgen y renuncia al matrimo-
nio para dedicarse al culto divino y a la profecía) se da paso a una cierta crítica de costumbres. 
Es fácil que el espectador la interprete como una leve sátira o como un sano ejercicio de crítica 
al dominio del hombre, incluso se podría ver la actitud rebelde de la joven Casandra como un 
remoto atisbo de afirmación del papel de la mujer frente a una sociedad que no la valoraba lo 
suficiente. Naturalmente, para apreciar en su justa medida la significación de esta obra y no caer 
en anacronismos (léase «feminismos») fáciles haría falta un auténtico espectador implícito, es 
decir; un espectador que sepa que el Auto no es una obra actual sino una pieza clásica que ya en su 
tiempo planteó problemas de interpretación. 
El teatro sudamericano estuvo representado en esta edición de las jornadas por el grupo 
Teatro La Calderona, dependiente de la Facultad de Artes de la Universidad Pontificia de Chile. 
Con la dirección de Macarena Baeza, ofreció una adaptación de textos de sor Juana Inés de la 
Cruz, que lleva como título Juana Inés de lo Cruz, lo cual ya nos sitúa en el plano de valorar tanto 
la dimensión religiosa del personaje como el meramente humano: el de una mujer que rompe 
más de un molde en la época que le tocó vivir. 
Hay algo que une este montaje con el de GilVicente analizado anteriormente: el protagonis-
mo de la mujer en un mundo hostil, en un mundo en que, en el caso de Juana Inés, el conoci-
miento y la sabiduría es patrimonio del hombre. Ese mundo que Casandra rechazaba con su 
negativa a casarse es el que pone trabas a la joven Juana, incluso después de haber profesado. 
Sin embargo, hay un elemento que diferencia a ambos montajes. Si en el Auto de lo sibila 
Cosondro predomina el lirismo y la potenciación de una idea, de una actitud, que en su origen 
tuvo una finalidad estética y moralizante, en la versión de los textos de sor Juana Inés nos en-
contramos con un discurso eminentemente narrativo. La versión, a cargo también de Macarena 
Baeza, está vertebrada sobre el soporte de una prolongada vuelta atrás, de un continuo ~osh-
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back que, partiendo del confesionario donde sor Juana examina las principales influencias de su 
vida, presenta ante el espectador la historia de una mujer que continuamente ha tenido que 
sortear los obstáculos que los hombres han puesto en su camino. El recurso a un interlocutor 
invisible, en el que se polarizan todas esas figuras negativas, facilita la plasmación de ese viaje 
interior que Juana de Asbaje Uuana Inés) ha de hacer al final de su vida para discernir el verda-
dero grado de influencia que tuvieron en su vida su padre, el confesor que intentó quitarle de la 
cabeza que profesara en una orden religiosa, los avatares de la corte, que a punto están también 
de disuadirla de dedicarse al estudio y el conocimiento. En esta introspección, dignamente re-
presentadas por las actrices Sara Pantoja y la propia Macarena Baeza, comprobamos que sor 
Juana es una auténtica simuladora que vive representando su propio gran teatro del mundo. 
También en este montaje nos encontramos con la inclusión de la música en el escenario: la 
viola da gamba interpretada por Gina Allende modula los picos y las simas de la sentimentalidad 
de sor Juana en un ambiente sobrecogedor, entre eclesial, obviamente, y telúrico.Y es que una 
de las características más sobresalientes de la compañía La Calderona es su apuesta por la in-
vestigación interdisciplinaria. Resultado de ello es este montaje que, sobre todo a su término, 
logra una sugerente integración de distintos códigos plásticos que nos dan idea exacta del ca-
rácter del personaje: mientras la viola acompaña los recuerdos y pretéritos anhelos de sor Juana, 
un diaporama sobreimpresiona en el fondo y en su propio hábito imágenes de ríos, montañas y 
demás elementos naturales. Es la ideología y la vocación de la monja culta e inquebrantable que 
refleja en su propio cuerpo la belleza y la fuerza que le lleva a Dios. Una muestra, en definitiva, de 
ese cada vez menos secreto avance de la espiritualidad y la religión sin dogmas con el que el arte 
actual está logrando tantos aciertos estéticos. 
Noviembre Teatro presentó en Almería su montaje de Lo bello Aurora el 19 de marzo. Esta 
compañía viene trabajando'en los últimos años en torno al repertorio clásico menos conocido, 
a la vez que también se ocupa de lit dramaturgia más actual. Proviene de la unión de la autora 
teatral Yolanda Pallín y el director Eduardo Vasco, quien en 1994 estrena una anterior versión de 
esta obra de Lope de Vega. El montaje que Vasco presenta diez años más tarde es el resultado 
de una reelaboración del texto primigenio, con el objetivo de conseguir ante todo un auténtico 
espectáculo para los sentidos. A este respecto, habría que empezar diciendo que hay una cierta 
continuidad entre la originaria transformación de la historia mitológica en obra dramática y 
la labor de Eduardo Vasco. Esto es así porque Lope no se limita a convertir los personajes de la 
historia contenida en la obra de Ovidio en los prototipos del galán, la dama o el gracioso, sino 
que mantiene la fuerte carga simbólica que dimana del bosque y sus cri¡ituras (las ninfas Aurora 
y Silvana) frente a las pasiones e inercias de los humanos que traicionan y se persiguen, rían o 
lloran por amor. La presente versión elimina las partes redundantes y las alusiones del propio 
Lope a la historia originaria que hubieran retardado la acción. Ello provoca un gran dinamismo 
en escena, pero también cierta confusión de la trama que es presentada de una manera directa 
aunque necesitada de una gran atención por parte del espectador. También se incorporan tex-
tos de otras comedias lopescas como Lo fuerzo lastimoso, El halcón de Federico, El marqués de 
Mantua o Lo viudo valenciano. 
En esta línea de innovación, se le da en este montaje una gran importancia al papel del coro, 
como eco de la sentimentalidad que representan los personajes. Desde el fondo del escenario, 
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sus timbales y otros instrumentos de percusión aportan esa atmósfera de vaga somnolencia en 
la que a menudo se sumerge la trama. La música cobra su máximo protagonismo en el desen-
lace, cuando la muerte y el engaño sumen a los protagonistas en algo parecido a una pesadilla. 
Doristeo, príncipe de Tebas, obliga a su amigo Céfalo a ir a cazar al bosque. En realidad lo que 
pretende es regresar antes a la ciudad para intentar seducir a Pocris, esposa de Céfalo, afirman-
do que éste ha muerto. Mientras tanto, Céfalo y su criado Fabio son seducidos en la selva por las 
ninfas Aurora y Silvana. Tras las peripecias y falsas identidades que Céfalo ha de asumir para 
volver a conquistar a Pocris y convencerla de que no ha muerto, Aurora regala a ésta una flecha 
envenenada con la que Céfalo la matará involuntariamente. Esta historia en la que se mezclan el 
mundo de la ciudad, con sus pasiones y engaños, y el mundo fantástico de la naturaleza, con 
inquietantes criaturas al margen de la ética humana, se halla inserta en el presente montaje en 
una escenografía eminentemente simbólica, en la que destacan dos elementos. Por una parte, el 
tratamiento de la luz juega con la dicotomía plenitud/penumbra, correspondiéndose con el do-
ble espacio bosque/ciudad. En las escenas en que Doristeo acosa a Pocris, o Céfalo retorna ca-
muflado de mercader, la intensidad de la luz es menor y nos da idea de la conflictividad del 
argumento. Sin embargo, la aparición de las ninfas y las criaturas del bosque generalmente está 
presidida por focos de tonos rojizos y contraluces que nos presentan a estos personajes dota-
dos de unos contornos luminosos y fantasmagóricos. En segundo lugar, la proxemia o distribu-
ción del espacio escénico es circular, ubicándose el subespacio «ciudad» en el contorno, fuera 
de la tarima central, redondeada, que es el reservado para la selva. 
Destaca, igualmente, el movimiento y gestualización de los personajes, dotados de un craso 
erotismo en los de las ninfas. Es este factor, el del amor en sus distintas modulaciones, el que más 
sintoniza con el espectador de hoy: la firmeza de la joven Pocris, su fidelidad al amado del cual se 
dice que ha muerto, colisiona -y trágicamente- con la sensualidad de unas bellas criaturas fe-
míneas que nos dan idea de que el amor es lo que sigue moviendo al mundo, aunque no siem-
pre en la dirección de la felicidad. 
El 20 de marzo se presentó en el Maestro Padilla la tragedia de Lope de Vega El castigo sin 
venganza. Un montaje éste que, por varias razones que se detallan a continuación, supone un 
punto de inflexión en el ciclo de representaciones de las jornadas de este año. Sin duda, lo 
primero que habría que reseñar es que la obra se aparta del Lope que estamos acostumbrados 
a ver. Basado en una antigua historia italiana de Bandello, asistimos en la obra a una nueva re-
elaboración del mito del hijo enamorado de su madrastra. Sorprende el desenlace, en el cual el 
padre se deja llevar por una refinada crueldad, la de presentar a su infiel esposa como una 
traidora que merece el máximo castigo, que es ejecutado precisamente por el hijo. Con versión 
de Rafael Pérez Sierra, la compañía de Adrián Daumas plantea un montaje que es una auténtica 
apuesta personal. La consideración del teatro como catarsis parece subyacer a este reto que, en 
palabras del propio Daumas, «es un proyecto que se sitúa más allá del éxito o el fracaso en de-
terminados momentos». En esta fase de su trayectoria ha sentido la necesidad de asomarse a 
ese lado de la condición humana que sitúa al espectador al borde del dolor más absoluto, ante 
un abismo medido que necesariamente es reflexión y juicio y no solamente espectáculo y solaz. 
En consonancia con los presupuestos de los que Daumas parte nos encontramos ante una 
escenografía desnuda de artificios que hubieran podido desviar la atención de la trama y la evo-
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El castigo sin venganza, de Lope de Vega, dirigida per Adrián Daumas, 
durant les XXI Jornadas de Teatro del Siglo de Oro d'Almeria. 
lución psicológica de los personajes. No obstante, cobra un notable valor simbólico el color rojo 
del suelo, como si nunca se perdiera de vista que nos encontramos siempre ante el destino 
trágico de los personajes. La escueta organización geométrica, fundamentalmente representada 
por las barras oblicuas, junto al vestuario románt ico (inscrito en las líneas de los siglos XVIII o XIX) 
otorgan al montaje un visible aire de atemporalidad y universalidad. Sin duda es una baza con la 
que juega Daumas. que para incrementar más esa sensación integra en la escenografía un ciclo-
rama que va proyectando imágenes geométricas, con fondos de color muy netos y fuertes, en 
armonía con las emociones desatadas de los personajes. A la vez, el ciclorama proyecta ambien-
tes y atmósferas propias del entorno palaciego, y también paisajes de las cuatro estaciones, que 
son un referente más de la intensidad trágica que se vive en la escena. Comenzando por amenos 
entornos primaverales, las imágenes pasan por la melancolía del otoño hasta desembocar en la 
fría sequedad del invierno que acompaña al desenlace fatal. Paulatinamente también la caja 
escénica se va cerrando, circunscribiendo a los personajes en un ámbito cada vez más estrecho 
y asfixiante. La entonación y el movimiento que marca la dirección es en esta atmósfera rotunda: 
las fuerzas contradictorias de la tragedia, el Duque o Federico, la venganza o la pasión amorosa, 
a menudo se debaten en solitario ofreciendo una plasticidad y una proyección de voz que rozan 
163 
la imagen academicista, exagerada, como si fueran héroes de otro mundo. Es el sello de la di-
rección que, como se dijo al comienzo, se ha planteado con este montaje un auténtico reto, 
entre lo sobrehumano y lo fatal. Daumas afirma que este trabajo no va dirigido a los que sólo 
buscan «consumir teatro» como si ello fuese un lugar donde solamente tiene cabida la risa: este 
Castigo sin venganza continúa la arriesgada reflexión que ya iniciara Lope sobre la no siempre 
armónica correspondencia entre amor filial y gratitud. O sobre la psicología de la mujer enamora-
da y sin ataduras, el encumbramiento social que proporciona el dinero o la distorsión del honor y 
la dignidad. En suma, un teatro para «verlo» con la razón y el corazón, no sólo con los ojos. 
La obra que debería haber sido la que inaugurara las jornadas hubo·de ser retrasada al 
martes 23 de marzo, cerrando la convocatoria de este año, debido al luto guardado por los 
atentados del I I de marzo en Madrid. Como ya es habitual, la vecina localidad de Adra participó 
también en esta reunión anual de teatro clásico, precisamente con uno de los textos más re-
presentativos del género: Don Gil de los colzas verdes, de Tirso de Malina. La compañía Teatro 
Corsario representó con notable éxito esta pieza, basada en los resortes más identificatorios de 
la comedia de enredo y cuyo montaje responde a lo que se espera de un espectáculo divertido y 
dotado de un inusitado dinamismo. Quizá la nota más sobresaliente de la versión sea la ges-
tualización y la rapidez de movimiento con los que las actrices protagonistas representan sus 
personajes para dar cuenta del sempiterno enfrentamiento entre el atrevimiento y la audacia de 
la mujer frente a los intereses de padres y casamenteros avariciosos, de movimientos más pusi-
lánimes y mirada estrecha y egoísta, que ahogan el amor porque nunca lo han conocido. Ese 
ritmo que la dirección imprime es una manera también de exponer la sin igual ironía tirsiana, su 
particular forma de saltarse las normas del decoro, el pudor y la honra que, en esta ocasión, pa-
rece burlada por la protagonista. 
La escenografía, austera y de traza urbana como prescribe el texto, da cuenta del carácter 
definido e inquebrantable de una mujer; a la vez que facilita la sucesión de acciones, enhebradas 
por el intrincado embrollo que le impide su felicidad. Esta ambientación en la calle es lo que le 
da también al texto un tinte de modernidad que lo hace aún más atractivo, con personajes no 
rústicos pero sí cotidianos, burgueses aunque todavía nobiliarios, que deambulan en este montaje 
entre las líneas de un decorado minimalista.Y ello es así porque, ante todo, lo que se intenta 
ponderar es la fuerza del juego del ir y venir, como en las divertidas escenas en la puerta de la 
casa de doña Inés o en la danza de la huerta, en la que ésta y su acompañante se enamoran de 
un don Gil de quien ignoran que es una mujer. 
Mención especial merece la gestualización un tanto exagerada del criado Caramanchel, un 
auténtico pícaro que en este montaje cobra unos ribetes propiamente bufonescos que incre-
mentan aún más ese tono de fiesta y plenitud con que Teatro Corsario tiñe su espectáculo. En 
esta línea hay que hacer notar la vocalización de una doña Inés, antagonista de la doña Juana 
travestida en don Gil, que con su marcada basculación de cintura y su tono forzadamente cursi 
y lánguido, forja un personaje plano pero muy efectivo para provocar situaciones de humor. 
En armonía con esta apuesta por la vitalidad hay que situar el vestuario y el juego de claros-
curos con que la escena a menudo se ilumina: disfraces, miriñaques exagerados y excéntricos 
encajes y golas, se complementan con focalizaciones laterales que crean en conjunto una atmós-
fera no realista, como el decorado, pero de intensa sentimentalidad. Una sentimentalidad que se 
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deja entender con facilidad gracias a una dicción sin demasiado énfasis en los encabalgamientos 
del verso y a una acertada actualización del léxico. 
En definitiva,Teatro Corsario pone de relieve sobre todo ese carácter intrépido de una doña 
Juana que ha de vestirse de hombre y convertirse en un don Gil para recuperar sus derechos. 
A un paso de la más pura reivindicación feminista, sorprende que en ésta, como en muchas 
otras obras, las madres no intervengan, que sean los cabezas de familia, masculinos obviamente, 
quienes desempeñen el papel obstaculizador de la libertad, quedando el papel de la mujer cir-
cunscrito al de la protesta o la resignación. Menos mal que por esta vez la valentía le gana la 
partida a pusilanimidad, aunque sólo sea sobre las tablas. 
Las jornadas de este año se cerraron en el nuevo Auditorio Municipal de Roquetas de Mar 
el día 27 de marzo con una divertida versión de Los tres mosqueteros, a cargo de la compañía de 
Gustavo Tambascio. Es una adaptación de la conocida novela de A. Dumas y de la pieza teatral 
Lo juventud de los mosqueteros, también de Dumas en colaboración con Maquet, la cual se vería 
continuada con una versión teatral titulada El prisionero de lo bastilla. 
Este montaje de Tambascio fue estrenado en Almagro en el pasado año 2003, y su esceno-
grafía representa la del Corral de Comedias, con sus mismas entradas y salidas, así como las dos 
alturas. El vestuario, en esta línea de respetar la traza de la época, es muy llamativo, casi operís-
tico, y pensado para resaltar la personalidad de los personajes, con sus volantes y sus escotes 
provocadores. Es, ante todo, un espectáculo confeccionado para divertir a todo tipo de público, 
muy bien recibido además por el juvenil. 
Lo segundo que destaca es la labor del versionista al dotarlo de un cierto ritmo cinemato-
gráfico, debido a que la acción se halla compartimentada en secuencias muy cortas que impri-
men un enorme dinamismo a la manera de contar la conocida historia de los mosqueteros. 
Destaca en este aspecto la perfecta ejecución de los duelos, con un movimiento espacial de los 
actores auténticamente coreográfico. El lenguaje, totalmente actualizado, participa de este tono 
eminentemente cómico al incorporar morcillas y añadidos de los temas de actualidad más co-
nocidos por los espectadores. La comicidad llega al sarcasmo al interpretar el conocido actor 
Emilio Gavira el personaje de Richelieu y a la menina Estefanía. Si se tiene en cuenta el magnífico 
trabajo de Raúl Peña y Trinidad Iglesias en los papeles principales, se comprenderá que el resul-
tado es una divertida obra que cumple como ninguna el siempre actual objetivo de enseñar 
divirtiendo. 
El ojo crítico: conferencias y coloquios 
Los días 19,20 Y 21 de marzo se desarrolló el habitual ciclo de conferencias en torno al 
teatro del Siglo de Oro. Al igual que otros años el objetivo que la jornadas quiere conseguir con 
la organización de este apartado es dar al público asistente una doble visión del fenómeno 
teatral, tanto en su dimensión meramente espectacular como en la teórico-crítica. A la vez, ello 
constituye un curso de treinta horas en el que se matricularon sesenta y un alumnos provenien-
tes de doce universidades. 
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En esta ocasión inició el ciclo doña Belén Atienza, de la Universidad de Clark, que se centró 
en cuestiones relat ivas a la conducta social reflejadas en el teatro áureo con su disertación 
«El juez de los divorcios: risa e historia social en Cervantes», A continuación don Julio Sánchez 
Velo nos habló sobre «Escollo armado de hiedra: ejemplo de poesía lírica en el teatro de Calde-
rón», que incluía una audición de la pieza musical correspondiente , El acto fue moderado por la 
profesora Valle Ojeda, de la Universidad de Huelva, 
En la segunda sesión intervino el profesor don José María Ruano de la Haza, de la Universi-
dad de Ottawa, que habló sobre «Una adaptación de la tragicomedia de Calisto y Melibea, lla-
mada Celestino», acerca del montaje que sería estrenado un día después, y que fue presentado 
por don Rafael Ruiz, del Aula de Teatro de la Universidad de Granada, A continuación intervino el 
actor don Carlos Ballesteros, quien disertó sobre «La interpretación en verso»; presentado por 
doña Mercedes de los Reyes nos ilustró desde su propia experiencia, 
En la mañana del día siguiente, presentados por don Francisco Aguilera Fernández, del lES 
El Campanar de Valencia, el profesor Brent W, Devos habló sobre «Un aspecto de la técnica 
dramática de Calderón, El tuzaní de los Alpujarras», Y don Fernando Doménech, de la Rea l 
Escuela Superior de Arte Dramático, trató el papel de la mujer en la comedia áurea con «Viudas, 
Juana Inés de la Cruz, una obra sobre textos de sor Juana Inés de la Cruz dirigida per 
Macarena Baeza. L'obra va ser presentada per la Universidad Católica de Chile a les 
XXI Jornadas de Teatro del Siglo de Oro d'Almeria. 
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viragos y asesinas». Por la tarde se reanudó el ciclo con la exposición de don Juan Ruesga, 
arquitecto y escenógrafo, de su «Fuenteuvejuna: Escenografía para un clásico», que fue presenta-
do por don Rafael Torán, de la Escuela Superior de Arte Dramática de Málaga. A continuación 
don Gabriel González Cañal, de la Universidad de Castilla-La Mancha, moderó el coloquio en el 
que intervinieron doña Ana Zamora, directora del Auto de lo sibila Casandro, doña Macarena 
Baeza, directora de Juana Inés de lo Cruz, y don Eduardo Vasco, director de Lo bello Aurora. 
Por la tarde don Manuel Canseco, director de escena, presentó a don José María Díez Bor-
que, de la Universidad Complutense, que disertó sobre «Técnicas dramáticas de Tirso». 
A continuación, se produjo la sorpresa bufa de las jornadas: con el formato aparente de una 
conferencia a cargo de unos supuestos profesores, los integrantes de la asociación Amigos del 
Teatro de Almería representaron la pieza corta de Francisco Leiva El ensayo: una divertida 
parodia de lo que pudieran ser los prolegómenos de una representación a cargo de una medio-
cre compañía. La gracia estuvo en que el conocido profesor de la Universidad de Granada don 
Agustín de la Granja se prestó a entrar en el juego teatral y presentó como sesudos y serios 
especialistas a quienes al fin se destaparon como los actores de una cómica representación: 
Ángel Arqueros, Ascensión Rodríguez Bascuñana, Carmen Menéndez, David del Pino, Fernando 
Labordeta y Mari Carmen Pelayo. 
La última sesión comenzó con un coloquio protagonizado por José Maya, director de Lo Ce-
lestino, doña Amaya Curieses, actriz del mismo montaje, y don Adrián Daumas, director de 
El castigo sin venganza. Para cerrar esta edición, intervino don Ricard Salvat, de la Universidad de 
Barcelona, presentado por don Hadi Kurich, que nos ilustró acerca de «La creación de un re-
pertorio clásico». 
Conclusiones 
Un año más estas jornadas han contribuido a ofrecer ante un público interesado en el teatro 
clásico una doble visión del mismo: el espectáculo teatral propiamente dicho y la recepción 
crítica que éste suscita. Los coloquios derivados de las conferencias de los especialistas, las 
intervenciones de los alumnos asistentes al curso o los intercambios de opiniones entre actores, 
directores y profesorado ponen de relieve, al igual que en convocatorias similares, que este 
teatro del enredo y la reflexión, del color palaciego y el decorado minimalista, continúa siendo 
un buen espejo donde reflejar nuestras glorias y miserias. Un punto de encuentro, en suma, para 
quienes no se conforman con la mirada chata de los productos lúdicos al uso y se plantean qué 
es la belleza y qué es el ingenio. Cayó el telón, pero ya trabajamos para que el año que viene 
alcen de nuevo todas sus ilusiones las Jornadas de Teatro del Siglo de Oro de Almería. 
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